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Magda Ruggeri Marchetti 
La Dolores, de Tomás Bretón 
Director musical: Antoni Ros Marbá. Director de escena: José Carlos Plaza. Escenógrafos: Fran-
cisco Leal, Enrique Marty Figurinista: Pedro Moreno. Coreógrafo: Miguel Ángel Berna. Director 
del coro: Antonio Fauró. Director del coro de niños: José de Felipe. Director de la rondalla: Ma-
nuel Gil. Intérpretes: Elizabete Matos, Cecilia Díaz, Alfredo Portilla, Ángel Ódena, Stefano Palatchi, 
Enrique Baquerizo.Teatro Real de Madrid. 
El triunfo obtenido con el estreno (1889) de Los amontes de Teruel impulsó a Tomás Bretón 
a componer Lo Dolores y a escribir el libreto tomando el argumento del drama de Feliú y Co-
dina, pero, para adentrarse profundamente en el ambiente que la inspiró, hizo un viaje a Cal ata-
yud para oír in situ la copla que cantaba un ciego en la estación. El compositor tenía el deseo de 
dar una proyección europea a la música española creando una ópera nacional y lo consiguió 
integrando los elementos de la tradición popular española Qota, copla, etc.) en un contexto mu-
sical altamente dramático. Lo Dolores comparte ciertos elementos con Carmen de Bizet, pero es 
mucho más auténtica. Sin duda recuerda Lo caballería rusticano, de Mascagni, así como es per-
ceptible la huella del Verdi de los últimos tiempos, que Bretón estudió profundamente. 
Si la obra tiene gran coherencia y es teatralmente eficaz se debe principalmente a los dos 
directores. Antoni Ros Marbá sabe dirigir con gran maestría a la sinfónica de Madrid y presenta 
los motivos musicales de tradición española con gran solidez y elegancia depurándolos de lo 
que pudiera caer en lo folclórico. Las jotas, las coplas y las rondallas proyectan el colorido re-
gional a gran altura y la coreografía de Miguel Ángel Berna confiere grandiosidad al baile. 
La rotunda lectura de José Carlos Plaza huye de la tentación realista para penetrar en el nú-
cleo del drama y sabe resaltar la envidia, la represión sexual, el cotilleo de un mundo donde se 
considera a la mujer un objeto, mientras él reivindica su dignidad exponiendo y denunciando los 
males de esta sociedad. Consigue recrear los ambientes y los temas de la obra por medio de 
paneles móviles retroproyectados que reproducen imágenes continuamente cambiantes: desde 
las locomotoras, andenes y entramado de la cubierta de la estación de Calatayud, otrora impor-
tante centro ferroviario, con el ciego cantador de coplas, a rincones de arquitectura hogareña 
popular, a animales evocadores de la bestialidad del hombre, hasta imágenes abstractas cataliza-
doras de estados de ánimo que recuerdan los famosos tests de Rorschach. 
El final del primer acto tiene gran teatralidad y los ahorcados que cuelgan de lo alto, así co-
mo los resplandores rojos, preanuncian el final trágico. De gran efecto es también el segundo 
acto con la corrida a la que la población asiste totalmente vestida de blanco en buscado con-
227 
traste con el rojo de la sangre del toro, realizado en vidriería transparente, y con las imágenes de 
dolor y muerte proyectadas en los paneles. La colaboración entre Enrique Marty y Francisco 
Leal, que se encarga también de la magnífica iluminación, da resultados escenográficos de gran 
altura artística. Perfecto también el vestuario de Pedro Moreno. 
Desde el punto de vista musical el tercer acto es el más vigoroso: hay una amalgama perfecta 
entre los motivos folclóricos apenas insinuados (pasacalle, jotas) y la música operística que entra 
a lo grande en los meandros solemnes de la dramaticidad. La sinfónica de Madrid tiene un papel 
muy importante y se notan instrumentistas de alto nivel. 
Elizabete Matos es una Dolores muy auténtica'y convincente tanto en los coqueteos como 
en las escenas dramáticas. Su voz, la de Alfredo Portillo y el coro, perfectamente integrado, so-
bresalen en el conjunto de cantantes. El resto del reparto es discreto y cada uno defiende su 
papel con fuerza. 
11 barbiere di Siviglia, de G;oach;no Ross;n; 
Director musical: Gianluigi Gelmetti. Director de escena: Emilio Sagi. Escenógrafo: Llorenc;: Cor-
bella. Figurinista: Renata Schussheim. Intérpretes: Juan Diego Flórez, María Bayo, Pietro Spagnoli, 
Ruggero Raimondi, Bruno Pratico, Susana Cordón. Teatro Real de Madrid. 
1/ barbiere di Siviglia, de Rossini, con libreto de Cesare Sterbini, basado en la comedia de 
Pierre Augustin Caron de Beaumarchais, se representó por primera vez en el Teatro Argentina 
de Roma con el título Almaviva o L'inutile precauzione, para no herir la sensibilidad de los admira-
dores de Paisiello que había obtenido gran popularidad. Fracasado en el estreno, se recuperó 
desde la segunda representación, convirtiéndose en poco tiempo en el mismo símbolo de la 
opero buffa y del estilo de Rossini. En la redacción de la partitura el compositor se sirvió muchas 
veces de sus obras anteriores. Citamos tan sólo el coro de introducción «Piano, pianissimo» 
derivado del Sigismondo, la cavatina bajo el balcón de Rosina «Ecco ridente in cielo», procedente 
de un coro del Aureliano in Palmira, el temporal del segundo acto aparecido ya en la Pietra del 
paragone y L'occasione fa I'uomo ladro, etc., etc. 
El director Emilio Sagi, del cual ya habíamos admirado el montaje de La filie du Regiment en 
el Teatro Comunale de Bolonia, ha sabido realizar el nuevo espíritu que substituye el viejo mun-
do aristocrático (los personajes de Beaumarchais adquieren un nuevo ritmo, una psicología más 
moderna y realista) y subrayar la ironía y la sonrisa que transpira de la partitura. Nos ofrece así un 
espectáculo muy refinado en el que cada escena podría considerarse una pieza concluida, pero 
que encaja perfectamente en el mosaico que quería Rossini. Ha hecho un trabajo minucioso y, 
resaltando los sketch es de la ópera y creando algunas escenas de gran belleza, consigue que el 
público perciba la poesía abstracta del espectáculo. Todo ello se nota desde el comienzo donde 
figurantes con pasos de baile construyen un espacio a la luz de la luna y se nos presenta un juego 
refinado al que también la escenografía contribuye apareciendo y desapareciendo. El escenario 
parece estar siempre en movimiento e, incluso cuando las brillantes arias y la voz de los protago-
nistas capturan la atención del público, los figurantes siguen dibujando sus historias y la criada Berta, 
228 
FotO(jf •• fo; J,."iCI del Real © T TrATRO REAL 
María Bayo; Pietro Spagnoli a 11 barbiere di Siviglia, de Gioachino Rossini, 
al Teatro Real de Madrid. 
Uavier del Real) 
estupendamente interpretada por Susana Cordón, con su perenne cigarrillo en la boca, comenta 
el desarrollo de los hechos con su gestualidad, la expresión de su cara y su original timbre. 
Magnífica la escena de la «calumnia», en la que Ruggero Raimondi canta subido a una mesa 
cubierta con un mantel blanco de seda, que se infia, extiende y agita en oleadas que terminan 
por envolverlo todo, escenario y protagonista, en claro simbolismo. Este cantante que ya había-
mos admirado en este mismo teatro en Tosco es también un gran actor. aparece por sorpresa en 
varios momentos y adquiere en esta función una relevancia especial, porque siempre en torno 
a su persona se organiza un espectáculo dentro del espectáculo, llegando incluso a bailar. 
Merece atención también el juego cromático de la escenografía. Si en el primer acto predo-
mina el blanco con alguna nota de negro, en el segundo fogonazos rojos acompañan la tempes-
tad, trajes ,-osados envuelven de ternura a los dos protagonistas y tiene lugar una explosión de 
colores en todas sus tonalidades que culmina en el bonito final en donde todos bailan unas ale-
grísimas sevillanas y los enamorados ascienden en un globo mongolfier de vivo color. 
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Interpreta esta ópera un magnífico reparto encabezado por el gran tenor Juan Diego Flórez 
que ya habíamos aplaudido en el Teatro Comunale de Bolonia (Lo filie du regimento Le Comte 
Ory) y que brilla especialmente en el aria «Cessa di piu resistere» en la que presta gracia a su 
canto con la pureza de su timbre. Le acompaña la soprano María Bayo que con «Una voce poco 
fa» consiguió la primera ovación de la noche, aunque los momentos mejores llegaron en el 
segundo acto, en el que canta con gran ligereza y ductilidad vocal. Pietro Spagnoli dibujó un 
Fígaro convincente con clara vocalización, y Bruno Praticó, un doctor Bartolo que canta con el 
humor correspondiente a su cómico personaje. 
El maestro Gianluigi Gelmetti dirige con gran acierto la Orquesta Titular del Teatro Real, que 
mantiene un nivel nada fácil, haciendo vibrar el aire con acordes originales, notas tímbricas ines-
peradas y sonoridades de rara factura. En toda la obra se nota un ritmo de baile al servicio del 
gesto y de la personalidad de cada figura escénica, pero nunca se quita espacio a las grandes vo-
ces del reparto, sabiendo subrayar la abstracción de la música de Rossini tan influenciada por 
Mozart. 
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